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Pia Littmann  
 
Be-Schichten. 
Fiktion und Realität in den Arbeiten von Heide Hatry 
 
Zusammenfassung 
In ihrer Performance Skin Room überführt die Konzeptkünstlerin Heide Hatry tierische Organe 
und andere Körperteile in neue Formen. In ihren folgenden Projekten – Heads and Tales und 
Not a Rose – transformiert sie diese zu ganz neuen Körpern. Ihre collagenhaft gefertigten 
Objekte werden von ihr arrangiert, inszeniert und fotografiert. Zusammen mit den Texten 
anderer Autoren, die sich auf Hatrys Arbeiten beziehen, werden die Collagen mit gleichsam 
immer neuen Schichten der Artifizialisierung bedeckt. Je mehr sich die Haut und das Fleisch 
von ihrem ursprünglichen Zustand entfernen, desto mehr wird der Betrachter dazu 
aufgefordert, sich mit seiner Aneignung von Bildern und seiner Teilhabe bei deren Beseelung 
auseinanderzusetzen. 
 
Ritualisiertes Fleisch 
Der Einsatz tierischer Materialien ist keine Neuheit in der Kunst: Wir kennen es in 
unterschiedlichen Formen der Verarbeitung und – nicht zuletzt – der Skandalisierung. Man 
denke beispielsweise an den in Formaldehyd konservierten, in einem Aquarium präsentierten 
Tigerhai von Damien Hirst (1991) oder Dieter Roths Literaturwürste aus Schweinefleisch, die 
ebenso wie Aufnahmen der Meat-Joy Performance (1964) von Carolee Schneeman auch in 
der 2008 von Hatry kuratierten Gruppenausstellung „Meat After Meat Joy“ zu sehen waren.1 
Anders als bei Schneeman oder auch bei Hermann Nitsch, der mit seinem vor Fleisch und Blut 
oft nur so strotzenden Orgien-Mysterien-Theater provozierte, stehen bei Hatry allerdings 
weniger rituelle oder religiöse Motive im Vordergrund.  
Anfängliche rituelle Bezüge – die in Skin Room etwa in Hatrys Aufmachung als Braut und der 
Errichtung der mit Schweinehaut ausgekleideten Hütte bestehen – werden in späteren 
Arbeiten zugunsten individuellerer Ansätze abgelöst. So ist Heide Hatry die erste Künstlerin, 
die aus Fleisch und tierischen Organen – Abfallprodukte aus Schlachtereien – figurative 
Darstellungen schafft und den „Werkstoff“ in besonderer Weise artifizialisiert. Als Tochter eines 
Bauern mit Schweinemastbetrieb wächst die im schwäbischen Holzgerlingen geborene 
Künstlerin mit der Tötung und Verarbeitung von Schweinen und anderen Nutztieren auf. Nach 
ihrem Studium der Fotografie, Bildhauerei und Malerei, u.a. an der Akademie der Bildenden 
Künste in Stuttgart und der Kunstgeschichte an der Universität Heidelberg, ist sie 17 Jahre 
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lang im antiquarischen Buchhandel tätig. Auch dies ist mit Blick auf ihr späteres künstlerisches 
Schaffen von Bedeutung, da sie im Umgang mit Pergament, also aus Tierhaut gewonnenem 
Papier, weitere Erfahrungen in der Verwertung von tierischen Körpern ebenso wie in der 
literarischen Bearbeitung von Inhalten sammelt.  
In „Skin“ (2003–2005) setzt sich Hatry erstmals systematisch mit Fleisch, Haut und Blut 
auseinander. Zur Gruppe dieses von ihr selbst als „Gesamtkunstwerk“ bezeichneten Projektes 
gehören Bekleidungen aus dünnen Hautlappen, in Formaldehyd eingelegte, unechte 
Ferkelföten und mit Schweinehaut überzogenes, grob auf Gesichtsabgüsse getackertes 
Fleisch.2 Die zumeist sehr drastisch anmutenden Werke stammen von sieben Autorinnen, bei 
denen es sich jedoch sämtlich um Alter Egos der Künstlerin handelt –darunter etwa die 
aufreizende „Betty Hirst“, die ihre Vagina aus tierischen Fleisch auf einer Treppe sitzend zur 
Schau stellt. In ihrer dreitätigen Performance SKIN Room, die ebenfalls in diesen Kontext 
gehört und 2006 im Heidelberger Kunstverein aufgeführt wurde, betritt die Künstlerin stark 
geschminkt, frisiert und in weißem Hochzeitskleid den Ausstellungsraum. In ihren Armen trägt 
sie ein geschlachtetes, Blut überströmtes Schwein, das sie mit geübten Handgriffen vor den 
Augen der Besucher häutet. Die Spuren ihrer Tätigkeit zeichnen sich zunehmend auf ihrem 
weißen Kleid ab. Hatry reinigt die Schweinehaut und schneidet sie mit einer Schablone in 
rechteckige, gleichgroße Täfelchen (Abb.1), die mit einem Tacker auf dünnen Brettern fixiert 
werden. Die Bretter werden schließlich so zu einer Hütte geklappt, dass die Tierhaut den Raum 
von innen auskleidet (Abb.2). Diesen Raum können die Besucher barfüßig betreten und 
befühlen und treten so in einen ebenso unmittelbaren wie ungewohnten Kontakt mit der Haut. 
 
 
Abb. 1   Aufnahme der Skin-Room Performance im Heidelberger Kunstverein, 
13.–15. Januar 2006 
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Abb. 2   Aufnahme der Skin-Room Performance im Heidelberger Kunstverein,  
13.–15. Januar 2006 
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SKIN Room erhält wesentliche Impulse aus den darin vielfältig ausgedrückten Ambivalenzen 
von innen und außen. Da ist zunächst die Doppeldeutigkeit, die von Hatry selbst ausgeht: Aus 
ihren Aussagen wissen wir, dass sie Lebewesen großen Respekt zollt.3 Hier ist sie jedoch in 
einer Rolle zu sehen, die darin besteht, möglichst emotionslos aufzutreten und die 
Schweinehaut gleichsam mechanisch in eine Tapete zu verwandeln. Die Ambivalenz von 
innen und außen wird ebenso anhand der Hütte thematisiert, auf deren Auskleidung die 
Performance hinausläuft. Der Innenraum der Hütte ist mit der Haut, also dem Äußeren von 
Schweinen ausgekleidet. Damit wird der genau umgekehrte Prozess des uns vertrauten 
Umgangs mit Schweinefleisch – seinem Verzehr – vollführt. Bei den beiden leichtbekleideten 
Models, die Teil der Performance sind, wird die Dichotomie von innen und außen aufgehoben: 
Sie tragen die Schweinehaut, in Form von knappen Röcken und Tops, als eine zweite 
Außenhaut auf ihrem Körper. Gleichzeitig begeben sie sich mit dieser Außenhaut in den 
Innenraum der Hütte, den „SKIN Room“, wo sie diesen betrachten und betasten und die 
Besucher zu eigenen Erkundungen animieren. 
 
Gesicht als Maskierung  
In Skin Room arbeitet Hatry automatisiert, gleichsam ritualisiert. Durch das Brautkleid ist der 
Kontext des christlichen Rituals, mit dem Blut derjenige der Befleckung aufgerufen. In den 
Heads verschiebt sich der Fokus auf die Persönlichkeit, die wir beobachten. Ihr innerer Trieb 
wird uns nicht mehr performativ vorgeführt, vielmehr rekonstruieren wir den von ihnen 
betriebenen Aufwand zum Erhalt der eigenen Form und damit des eigenen Bildes aus einem 
einzigen Bild. So wird die Haut in Heads and Tales (2007–2008) nicht mehr in erster Linie als 
Material gezeigt. Sie bildet nun etwas anderes ab und wird verwendet, um die Gesichter und 
Büsten von Frauen zu gestalten. Die Künstlerin ist körperlich nicht mehr anwesend, dafür 
verstärken sich ihre Manipulationen und artifiziellen Beschichtungen des Materials. Mit Blick 
auf die Werkgenese bestehen jedoch starke Gemeinsamkeiten zu der oben geschilderten 
Performance. Der Moment des Zugänglichmachens der Haut und der an dieser verhandelten 
Themen besteht bei SKIN Room im Bau der Hütte. In den 27 Fotografien von Heads and Tales 
erfolgt der Zugang über die Gestaltung von Frauenköpfen, also vertrauter, körperhafter 
Formen. Hatry formt diese zunächst aus Ton und modelliert die Gesichter aus Schweinehaut, 
die aufgrund ihrer differenzierten Physiognomien, ihrer frischen Schweineaugen und Lippen 
aus rohem Fleisch überraschend echt wirken. In SKIN Room sind es die Bretter, auf die die 
Haut gelegt wurde, hier ist der Ton gleichsam Träger und Stabilisator für die Haut und das 
Fleisch. Weitere Akzente erhalten die collagierten Köpfe – die ausschließlich Frauen darstellen 
– durch Wimpern, die ebenfalls von Schweinen stammen, Augenbrauen und Perücken. Mit 
Hilfe unterschiedlicher Bekleidungen werden die Heads weiter individualisiert. Zwar 
experimentiert die Künstlerin mit verschiedenen Konservierungsverfahren, darunter der von 
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Gunther von Hagen weiterentwickelten Plastination. Das Verfahren, Wasser aus den Zellen 
durch Kunststoff zu ersetzen, erweist sich jedoch als wenig sinnvoll, da die Werke ihr frisches 
Aussehen, ihre vermeintliche Natürlichkeit verlieren.4 Die Haltbarkeit der von ihr selbst als 
„sculptures“ bezeichneten Arbeiten,5 für die hier die Bezeichnung Collagen vorgeschlagen 
wird, ist daher zumeist auf nur wenige Tage beschränkt.  
Die sinnliche Intensität des Materials, sein von Hatry geschätzter Geruch und seine spezifische 
Haptik,6 bleibt dem Betrachter verborgen, da dieser erst den fotografierten Werken 
gegenübertritt. Das Foto, das unmittelbar nach der Fertigung ihrer Collagen entsteht, dient 
Hatry allerdings nicht allein als Mittel der Dokumentation. Vielmehr ist es selbst wichtiger, ja 
sogar integraler Teil des künstlerischen Schaffensprozesses. So treten die Heads vor 
verschiedenen Hintergründen in Erscheinung und werden wie bei einem Fotoshooting „ins 
rechte Licht gerückt“, also aus unterschiedlichen Winkeln belichtet und mit verschieden 
starken Intensitäten ausgeleuchtet. Sie werden sanft verschattet, in anderen Fällen fast grell 
angestrahlt und sehen mitunter aus, als wären sie im diffusen Tageslicht aufgenommen 
worden. Oft werden die Gesichter von schräg oben fotografiert, so dass die Figuren wie für 
sich wirken und der Betrachter stärker in die Beobachterposition rückt. Der Prozess des 
Fotografierens kann, das wird anhand von Heads and Tales deutlich, eine ganze 
Persönlichkeit definieren: Das Foto fixiert nur einen bestimmten Ausschnitt, eine bestimmte 
Haltung oder Pose und stellt dem Betrachter visuell nur diese Information zur Verfügung.  
Die Köpfe werden von einem Text begleitet, der sich inhaltlich entweder auf eine der Frauen 
oder auf die Beziehungen zweier Frauen bezieht. Die Texte bieten somit Zugriffsoptionen auf 
die Heads und stellen Anregungen für mögliche eigene Interpretationen dar. Doch sie sind 
noch mehr als das: Der Betrachter sieht die Köpfe ausschließlich in Kombination mit den 
Texten. Nicht allein im Rahmen der Publikation, die von der Künstlerin herausgegeben wurde, 
ist dies der Fall.7 Auch einzelne Fotografien werden immer zusammen mit den 
korrespondierenden Texten herausgegeben.8 So wie es sich bei den Heads ausschließlich um 
Büsten von Frauen handelt, stammen auch die Texte allein von weiblichen Personen. Die 
Texte der Autorinnen, die vielfach aus den Bereichen Kunst, Literatur und Wissenschaft 
kommen, sind zumeist in Prosa verfasst, in einigen Fällen entstanden jedoch auch kürzere 
Theaterstücke. Mitunter entspinnt sich die Narration ausgehend von historisch verbürgten 
Personen und Begebenheiten, so etwa im Fall von Violette Noizières: Revenant (Abb.3a). Das 
Foto zeigt eine attraktive Dunkelhaarige, die mit schwarzer Spitzenbluse und schwarzem 
Tüllschleier bekleidet ist; das Grübchen an ihrem rechten Mundwinkel deutet ein Lächeln an. 
Sie trägt roten Lippenstift, hat stark geschminkte Lider und wird vor einem hellweißen Fond 
gezeigt, auf den ihr Konterfei einen dunklen Schatten wirft.  
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Abb.3a   Heide Hatry, Violette Noizière: 
Revenant, 2007–2008, 
Silberhalogeniddruck, 50 x 70 cm 
 
Abb. 3b   Anna Wexler, Violette Noizière: Revenant, 
in: Heide Hatry, Heads and Tales, Mailand/New York 
2009, S. 224 
 
Der Text, verfasst von der Künstlerin und Autorin Anna Wexler9 (Abb. 3b), beschreibt zunächst 
die Aufregung, die während der Uraufführung des Experimentalfilms Hurlement de Sades 
(Gebrüll um de Sades) des französischen Filmemachers Guy Debord entstand. Ausgehend 
von einem Zitat in der Vorrede des Films, der sich auf die Voilette Noizières bezieht – noch 
minderjährig, versuchte sie ihre Eltern erfolglos zu verbrennen und vergiftete daraufhin den 
Vater – verwebt der Text Fakten zum Fall mit Episoden aus Claude Chabrols Filmdrama 
Violette (Noizières) aus dem Jahr 1978. Ein anderes Foto trägt den Titel Toxicology, Or: 
Portrait of Mimi (Abb. 4a).10 Die Porträtierte trägt eine weiße Bluse mit leicht verrutschtem 
Kragen, der oberste Knopf ist geöffnet, eine gewellte Haarsträhne fällt ihr in das verträumt 
dreinschauende Gesicht. Mimi erscheint vor einem Fenster, durch das andeutungshaft die 
Gebäude einer Stadt sichtbar werden. Das Foto stellt eine gewisse Ausnahme dar, da es ein 
Stück des weiteren persönlichen Umfeldes der Porträtierten zeigt, dessen Ausgestaltung 
normalerweise den Beschreibungen der flankierenden Texten vorbehalten bleibt. Die Autorin 
Jessica Hagedorn entwirft das Porträt einer Frau, die sich aufregende Plots für Splatter-Filme 
ausdenkt, im Alltag jedoch weniger unverfroren ist (Abb.4b). „Mimis“ Gedanken kreisen 
ständig um ihre gescheiterte Beziehung zu „Bobby“, ihrem letzten Liebhaber. Heftig 
 7 
mitgenommen wird sie auch vom Todeskampf eines kleinen Tieres und der Nachricht vom 
Freitod eines populären Schauspielers.  
 
 
 
Abb. 4a   Heide Hatry, Toxicology, Or: Portrait of 
Mimi, 2007–2008, Silberhalogenniddruck,  
50 x 70 cm 
 
Abb. 4b   Jessica Hagedorn, Toxicology, Or: 
Portrait of Mimi, Heide Hatry, Heads and Tales, 
Mailand/New York 2009,  
S. 64 
 
So wie hier beschreiben die Autoren zumeist ambivalente oder unglückliche Charaktere. Sie 
entwerfen teilweise sehr komplexe Geschichten, Geschichten voller Widersprüche, verpasster 
Chancen und Ungeheuerlichkeiten, die wie in dem Text von Wexler verschiedene 
Realitätsebenen miteinander verbinden können. Die Texte zeichnen sich mithin durch das aus, 
was eine Geschichte zur Geschichte macht: nämlich durch Brüche. Und unser Bedürfnis nach 
Fiktion, nach Geschichten, erscheint heute in besonderem Maße aktuell. In ihrem Gespräch 
zum Thema Komplexe Welt – Ratlose Menschen stellen Alexander Kluge und Richard David 
Precht ein ausgeprägtes „Fiktionsbedürfnis“ fest, das sie auch und gerade als Reaktion auf die 
auf Funktionieren und Planbarkeit angelegten digitalen und global operierenden Märkte 
unserer Alltagsrealität verstehen.11 Hatrys Heads laden in besonderer Weise dazu, solche 
Geschichten zu ersinnen. Als Katalysator erweist sich der durch die Schweinehaut generierte 
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ästhetische Bruch. Er stellt die nötige Differenz her, die dem Betrachter angesichts der Figuren 
das Gefühl vermittelt, dass da etwas nicht stimmen kann. Vielleicht nehmen wir die Heads 
auch gerade deshalb so stark als Persönlichkeiten wahr. Denn solche ästhetischen Brüche 
begegnen uns auch bei realen Menschen, in deren Gesichtern wir manchmal nicht allein die 
Spuren des gelebten Lebens, sondern auch Zeichen eines intendierten Bildes lesen, 
insbesondere wenn wir plastische Eingriffe vermuten. Diese können darauf hindeuten, dass 
jemand mit sich nicht zufrieden ist: Wir sehen darin etwas Künstliches, für die betreffende 
Person zeigt es jedoch den Zustand an, wie er sein sollte.  
Jede neue Auseinandersetzung, wie sie auch anhand des hier vorliegenden Textes erfolgt, 
reichert die Köpfe um neue Beschreibungen und Deutungen an, die sich weiteren Schichten 
gleich auf die Collagen legen. Gibt es unter den Schichten einen wahren Kern, auf den sich 
die materiellen, dramaturgischen und sprachlichen Artifizialisierungen richten? Diese Frage 
berührt die Frage danach, inwiefern das Selbstbild eine Konstruktion ist. Und in diesem Sinne 
würden die Heads nicht immer künstlicher, sondern immer realer. Das, was Hatry mit Blick auf 
ihre Arbeiten als „create a life for her“ bezeichnet,12 erfüllt sich durch deren Vielschichtigkeit 
und sichtbare Brüche, die ihnen den Anschein von etwas Gewachsenem, vom Leben 
Gezeichneten vermitteln. Das Problem des sich-ein-Bild-Machens kennen wir auch aus der 
Literatur. Max Frisch hat es anhand seines Protagonisten Homo Faber eindrücklich 
beschrieben.13 Frisch entfaltet das Bild eines an sich selbst scheiternden Helden, der sein 
Innenleben nicht mit seinem Selbstbild vereinbaren kann, sprachlich auf rund 200 Seiten.14 
Bei Hatry wird der Betrachter selbst zum Konstrukteur, zum Geschichtenerzähler – und er wird 
es auf einen Blick.  
Artifizialisiertes Fleisch 
Hatrys Formungen werden zunehmend kleinteiliger, differenzierter, artifizieller. Damit stoßen 
sie den Betrachter allerdings umso mehr auf Fragen seiner Aneignung oder, um es stärker 
auszudrücken, seiner Beseelung von Bildern. In Not a Rose formt die Künstlerin insgesamt 81 
Blüten aus tierischen Organen wie Genitalien, Augen, Ohren und Extremitäten wie Flossen 
und dergleichen. Diese integriert die Künstlerin in echte Gewächse und arrangiert sie zu einem 
Foto. Die Fotos sind ähnlich selektiv angelegt wie bei den Heads, indem sie nie das gesamte 
Setting, sondern Ausschnitte oder auch nur bestimmte Details fokussieren. Einige 
Abbildungen sehen aus wie Snapshots, die ein Besucher im Vorübergehen gemacht hat 
(Abb.5), andere wirken hochgradig arrangiert und farbig durchkomponiert (Abb.6). Angelehnt 
an die botanische Methodik tragen die Fotos Titel wie Caudae, oculi piscium paullarum 
(=Schwänze und Augen kleiner Fische) und erwecken so den Anschein, dass wissenschaftlich 
dokumentierte Pflanzengattungen abgebildet werden.  
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Abb. 5   Heide Hatry, Pars parvola ventris tauri, 
linguae roseae anitum, 2009, Silber-
halogeniddruck, 50 x 70 cm 
 
Abb. 6   Heide Hatry, Becci gallinarum inferiores, 
fibrae pinnarum ceti, 2011, 
Silberhalogeniddruck, 50 x 70 cm 
 
Korrespondierend zu der Werkgenese von Heads and Tales hat Hatry Autoren – hier sind es 
nicht weniger als 101 Personen aus der Neurowissenschaft, Botanik, Kunstgeschichte und 
weiteren Wissenschaften sowie Künstler und andere Kreative – aufgefordert, Texte zu ihren 
„Blüten“ zu schreiben. Dabei stellen deren Ausführungen auch hier keine spätere Zutat im 
Sinne eines die Bilder nachträglich erläuternden Katalogbeitrages dar. Hatry selbst beschreibt 
die Autoren entsprechend als „collaborators“.15 Anders als bei Heads and Tales, bei denen – 
jenseits der Buchpublikation – Fotografien einzelner Porträts zusammen mit den zugehörigen 
Texten herausgegeben werden, sind die Fotografien bei Not a Rose jedoch von den Texten 
trennbar und können einzeln erworben werden.16 Bereits inhaltlich stellt sich die 
Zusammengehörigkeit von Bild und Text somit offener dar.  
Die Autoren – hier Männer und Frauen – beziehen sich in Not a Rose oft nicht konkret auf die 
spezifische „Blüte“, die in der Fotografie gezeigt wird. Ihre Texte eröffnen vielmehr ein 
Spektrum möglicher Ansätze, in denen Material und Machart der abgebildeten „Blüten“ oft 
bewusst reflektiert wird, etwa in den Gedanken über Wesen und Formen der Maskerade und 
der Täuschung17 oder zu unserem abstraktifizierten Verhältnis zu den so genannten 
Nutztieren.18 Zahlreich sind auch die Überlegungen, die an dem klassischen Topos der Blüte 
zwischen Sinnlichkeit und Schönheit auf der einen, sexueller Aggressivität und Vergänglichkeit 
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auf der anderen Seite rühren, wie sie von Oscar Wilde und Charles Baudelaire geschildert 
wurden.19 Ein anderer, für unseren formalästhetischen Ansatz besonders fruchtbarer, Text 
thematisiert die Gestalt der Blüte – die in erster Linie als Figur, als Gestalt wahrgenommen 
würde – als Vorbild für Metaphern und Begriffe, die in den Bereich der Ornamentik fallen.20  
Besonders in den Momenten, in denen die Fotografien wie in der Ausstellung im Deutsch-
Amerikanischen Institut in Tübingen (19.4.–17.6.2016) unmittelbar nebeneinander betrachtet 
werden können, wird deutlich: Hatry fängt den Betrachter mit der Ästhetik der Blüten ein und 
animiert ihn zum Vergleichen der unterschiedlichen Formen. Anders als bei den Frauenköpfen, 
in denen die Schweinehaut und anderen Organe auf einer relativ breiten, ebenen Fläche 
eingesetzt werden, sind die Blüten zumeist eher kleinteilig gearbeitet. Die Künstlichkeit des 
scheinbar lebendigen Organismus wird daher weniger schnell sichtbar. Umso größer ist das 
Erstaunen, wenn man bemerkt, dass etwas, das so natürlich aussieht und wie von Leben 
durchpulst wirkt, von Menschenhand geformt ist. Noch stärker ist die Überraschung, wenn man 
sieht, dass das Material kein üblicher Werkstoff plastischer Bildung wie Ton, Porzellan oder 
ähnliches ist, sondern totes tierisches Gewebe, das so inszeniert ist, als würde es noch leben.  
An die Stelle des unbestimmten Gefallens oder Reizes treten Fragen: Warum berühren uns 
einige Blüten stärker als andere? Gerade die symmetrisch gewachsenen, gleichsam 
abstrakten Blüten betrachten wir stärker als Ornament, als Dekor. Zu diesen Blüten haben wir 
auch einen größeren Abstand (Abb. 6). Andere Blüten, beispielsweise Plica vocalis gallinae 
(=Stimmband eines Huhns) (Abb. 7) oder Maxilla anatis, branchia piscis, plica vocalis gallinae 
(=Oberer Entenschnabel, Fischkiemen, Stimmband eines Huhns) kommen uns wie 
sexualisiert vor: Ihre zentrierten, rüsselartigen Auswüchse oder die vaginaartigen Schlünde 
erinnern an menschliche Sexualorgane und wirken wie eine Übersteigerung der verblüffend 
„körperhaften“ Blumenfotos von Robert Mapplethorpe. Zugleich treten diese Blüten einzeln auf 
und sind dem Betrachter somit auch deshalb näher, weil sie einen konkreten Zugriffspunkt 
bieten. Dagegen zeigen die umstehenden Blütenblätter eher geometrische Reihungen. Sie 
ähneln den rechteckigen Fleischlappen aus SKIN Room, durch die Hatry die Schweinehaut 
abstraktifizierte. Warum aber berühren uns die „Roses“ und die anderen „Blüten“ insgesamt 
doch weniger als die Heads, obwohl sie in einer ähnlichen Weise zur Schau gestellt werden 
wie diese? Vermutlich weil Pflanzen und Blüten passiv sind, sie nicht handeln und sich daher 
weniger dazu eignen, durch unsere Beschreibungen und Deutungen aktiviert zu werden. 
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Abb. 7   Heide Hatry, Plica vocalis gallinae, 2010, Silberhalogeniddruck, 50 x 70 cm 
 
Mit welcher Empathie begegnen wir dem tierischen Material, mit welcher Empathie reagieren 
wir auf unterschiedliche Formen, die aus diesem Material gebildet werden (die Flowers, die 
Heads oder die „Fleischtapete“ aus dem SKIN-Projekt)? Wie bremst die gleichsam 
automatisierte Zerlegung der Tiere die Empathie, wie wird diese andererseits durch den 
direkten Kontakt mit dem Fleisch und der Haut gesteigert oder die Feinheit der Fertigung 
beeinflusst? Nicht zuletzt fragt Hatry anhand der hier diskutierten Arbeiten aber auch nach 
dem Anteil des Betrachters bei der Beseelung von Bildern und dem Anteil der Fiktion an dieser 
Beseelung.  
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